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Abstrac: “Thresholds of Identity” suggests thinking through my body and the body the 
concept of identity as a receiver of life itself, its inner sense, its limits, its relation to space, time 
and the everyday, allowing file concentrate and pensive dialogue between outside and inside, 
feeling and reason, action and emotion, ritual and gesture together to become an action that 
says who I am here and now, from the art and life itself, where “I am the agent of an action and 
at the same time, the receiver of the action, I start an action that ends in me ...”
 “Umbrales de Identidad” propone pensar a través de mi  cuerpo y sobre el cuerpo el concepto 
de identidad como un receptor de la vida misma, de su sentir interior, sus límites, su relación 
con el espacio, el tiempo y lo cotidiano, permitiendo entablar un diálogo concentrado y 
ensimismado entre el exterior y el interior, los sentimientos y la razón, la acción y la emoción, 
entre el ritual y el gesto; para juntos convertirse en una acción que comenta quién soy aquí 
y ahora, desde al arte y la vida misma, donde  “Yo soy el agente de una acción y, al mismo 
tiempo, el receptor de la acción; yo inicio una acción que termina en mí…”1 
1 ACCONCI, Vito “En torno a la acción” en Fin del arte. Teorías. Conceptos. Testimonios. 2009.  Tomado de: http://
artecontempo.blogspot.com/2005/10/vitoacconci. HTML, fecha de consulta: 7 de enero de 2009.
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¿Retener las imágenes, las palabras, los gestos, las metáforas, es  
acaso una forma de resistencia? 2
La visión del proyecto “Umbrales de Identidad” se ha enfocado en el cuerpo  y en la sensibilidad 
que puede emanar de éste, haciendo que sus movimientos, simples y cotidianos sean claves 
simbólicas y metafóricas, con una “perspectiva que mantiene un tono intimista y sobre todo 
interior”3, en donde la utilización de la escritura y del dibujo permite desarrollar una acción 
en la que los trazos son palabras cargadas de connotaciones identitarias, como el nombre, 
el numero de cédula, entre otras, conformando un listado de posibilidades para responder la 
pregunta de ¿Quién soy?.
Desde el dibujo, la línea, el trazo con la tiza o el cabello, se consolida un dibujo físico, 
que marca un inicio, demarca un territorio y conforma el espacio, ya que éste permite en sí 
mismo un acto similar al de firmar, es decir, deja constancia de algo propio; de esta manera 
se recupera la noción de autoría perdida en la contemporaneidad, y se invalida la muerte del 
autor, debido a que es el mismo artista quien ejecuta, valora y exalta su que hacer plástico, 
lejos de colectividades e intercambios, porque lo más importante de la obra  es que venga de 
sí mismo, como lo que ha sucedido a lo largo de este proyecto de investigación y creación, 
donde las obras parten de la auto-referencia. 
Entonces se alían dos formas de hacer: la acción (llámese performance, gesto) y el dibujo, 
donde la asociación “parece ser casi inevitable. Si se afirma que el dibujo es eficiente, efectivo 
2 RODRIGO, Alonso. La necesidad de la memoria. Ejercicios de (otra) memoria, Buenos Aire: Muntref, 2006. p. 3.
3 OSPINA, Lucas. Una Historia Critica en Ocho Capítulos y Medio (Premio Luis Caballero). Bogotá: Ediciones 
Uniandes, 2007. p. 44
e inmediato estas mismas descripciones parecen corresponder a las de un gesto corporal”4, 
porque ambas permiten hilar una narración, que linda entre lo intrascendente, los miedos, 
la intimidad, y el saberse a sí misma, mediante  la experiencia, entendiéndose esta según 
palabras de Verón Ospina como: “La aprehensión de un sujeto por una realidad, por una 
forma de ser, un modo de hacer, por una manera de vivir”5…
Podría decirse que el proyecto “Umbrales de Identidad”, inició como un paneo de mis 
inconformidades corporales, en donde me quedaba atada a la forma de mi corporeidad, 
haciendo que la reflexión no pasara de ser un lamento por el cuerpo que me tocó habitar. 
Entonces habían dos caminos: seguir lamentándome o aprovecharme de mi cuerpo y utilizarlo 
como plataforma sensible para hablar de quién es Catalina. Es así como se construye un 
proceso de reconocimiento, composición y configuración de actos cotidianos de mi vida, 
por medio de una narrativa personal que utiliza el texto escrito como rastro de marcación o 
huella, para comentar la vida misma, y para que el tiempo vivido sea más humano, sentido y 
sosegado, porque según palabras de Carlos Monroy: 
Creo que hago es una cuestión de posición: de posición con respecto a mí y con 
respecto a los demás. Posición. De lugar, de estado. En cierta manera es lavarse 
las manos y decir que lo que estoy haciendo en este momento no importa, porque 
lo que importa es el estado donde dejo las cosas. En dónde queda el público, y 
dónde quedo yo como artista. Hacerme objeto, o un paso transitorio entre lo que 
quiere un artista6, 
4 OSPINA, Lucas. Ibid.,
5 VERÓN OSPINA, Alberto Antonio. Walter Benjamín: Entre la información y la experiencia. En: Revista de cien-
cias humanas. Pereira, nº28, 2002. 
6 MONROY, Carlos en entrevista con Julián Serna. Bogotá. Primer semestre de 2009.
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o en lo que quiere Catalina Salazar Mora… Donde las debilidades, el temblor y las 
inseguridades son fortalezas, que el arte por medio de la acción me permite trascender, para 
hablar finalmente de lo que es ser humano.
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Abordar el concepto del cuerpo no representa una tarea fácil de resolver. El cuerpo y en esencial 
el cuerpo humano ha sido considerado una entidad de reflexión por muchos pensadores a 
través de la historia. Platón considera el cuerpo como la cárcel del alma, una cárcel que 
también tenía sus propios bríos y tendencias instintivas, que iban de lo bueno a lo malo. 
Por otro lado Aristóteles  alcanza a transformar la noción de cárcel en Platón, para definir el 
cuerpo como un elemento constitutivo de la identidad humana, es decir, sin él el hombre no 
podría ser considerado hombre. En la Edad Media el cuerpo se valora a partir de esta noción 
Aristotélica, como un pequeño cosmos donde culminan y se reflejan todas las percepciones 
del mundo. El cuerpo se ve entonces como mediación entre el alma y el mundo real. 
Para el Proyecto “Umbrales de Identidad”, el cuerpo recoge estas dos nociones, y las mezcla, 
ya que en un principio el cuerpo es entendido como una armazón apremiante que oculta 
lo interior, y con la cual se está inconforme, ¿pero por qué inconforme?. La imagen que 
proyecta esta armazón resulta insuficiente, raída, triste, y es capaz de adormecer ese interior 
que es amable, complaciente y por qué no bello. Según lo anterior, Lacan anota en “La 
agresividad en psicoanálisis” de 1948: “lo que he llamado estadio del espejo tiene el interés 
de manifestar el dinamismo afectivo por el que el sujeto se identifica primordialmente con 
la gestalt7 visual”8 y también con la descoordinación de su propia motricidad, unidad ideal, 
discordancia e inconformidad de sí mismo, porque la experiencia de sí, refiere una relación 
7 La psicología de la Gestalt es una corriente de la psicología moderna, surgida en Alemania a principios del siglo 
XX, y cuyos exponentes más reconocidos han sido los teóricos Max Wertheimer, Wolfgang Köhler, Kurt Koffka 
y Kurt Lewin. El término no tiene una traducción única, aunque se entiende generalmente como forma, figura, 
configuración e incluso, estructura o creación.
8 LACAN, Jacques. La agresividad en psicoanálisis en Escritos I. Ed. Siglo XXI. México 1994.p. 105.
de desacuerdo, encontrando un lugar importante en la medida en que esta insatisfacción 
contribuye a una ubicación particular del sujeto en la realidad, marca sus coordenadas y 
construye la definición aparentemente indescifrable o indecible de su corporalidad, es decir, 
una noción especular o una noción que especula sobre el cuerpo.
El cuerpo resulta ser una visión inconforme de lo que soy y por eso valoro más lo que se 
encuentra al interior, y busco la manera de que salga al exterior. ¿Cómo?, quizás la respuesta 
sea dada a partir de varios momentos  en los que se ha desarrollado la obra, pero básicamente 
la idea que predomina en todos ellos es que el cuerpo solo es una masa de músculos, huesos, 
y órganos. Mediante el pensamiento el cuerpo es lo que las ideas y los sentimientos quieren 
hacer, es más, es la entidad que me permite comunicar lo sensible.    
Entendiendo el cuerpo ya no como una cárcel, sino más bien como una casa; el cuerpo 
es el ámbito que habitamos, que nos contiene. Es nuestro medio general de conocer y 
apreciar el mundo, es un espacio expresivo, un espacio que nos permite realizar una serie de 
desplazamientos y acciones que configuran nuestro día a día, porque es a partir del cuerpo 
que se adquiere, “nos está dado desde el principio y deviene como realidad; y al ser el cuerpo 
atravesado por el lenguaje es el cuerpo el que conmemora nuestra historia; lo hace cuerpo 
marcado. Y es este cuerpo el que conmemora la historia de nuestras marcas, al que apelamos 
constantemente en cada actividad del pensamiento”9.  Por eso valorar el más mínimo gesto 
es vivir el propio cuerpo, es buscar los ecos que se despiertan en él y las prácticas corporales 
no son más que un albergue donde mantener vivo lo vivo. Comparto lo que Flora Davis en 
su libro “El lenguaje de los gestos” anota, cuando se refiere a que cada ser humano tiene su 
particular forma de hablar, moverse, expresarse, o gesticular, siendo éstas las que lo delatan, 
9 BASCH, C. Historia, Historiales. Buenos Aires: Kargieman, 1994.p. 155.
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reconocimiento y una trama representacional que empieza siendo palabra y termina siendo 
imagen, ya que ésta se convierte en un espacio compuesto de tiempo, sensaciones, saberes, 
en donde se expande la identidad, que comienza por la propia identidad del cuerpo que 
escribe, o como lo diría Giorgio Agamben: “no es tanto la expresión de un sujeto, como la 
apertura de un espacio en el cual el sujeto que escribe no termina de desaparecer: la marca 
del autor está sólo en la singularidad de su ausencia”12.
“Umbrales de Identidad” es entonces la configuración de un espacio escrito mediante el 
performance, para dar cuenta de lo que soy y dejar lo que soy en una pared, en un lugar 
vacío, con el que entablo una relación silenciosa, poética y ensimismada  para poner lo 
vivido, e intentar construir un gesto como una cifra secreta no solo de lectura, sino también 
de reconocimiento.
A partir de lo anterior, si bien ya se dio una definición de cuerpo, es preciso dar una definición 
de lo sensible. Esta “nace de un contacto directo, íntimo y consciente de un sujeto con 
su cuerpo”13, más aún, es una relación con ciertas manifestaciones vivas de la interioridad 
corporal, es decir, una percepción sensible que nos permite captar el mundo, y al mismo 
tiempo es una “percepción sensible que emerge de una relación de sí mismo a sí mismo”14, ya 
que lo sensible constituye un mundo propio y originario, de todo ser y de todo pensamiento, 
12 AGAMBEN, Giorgio. Profanaciones. Buenos Aires: Adriana Hidalgo, 2005. p. 85.
13 D. Danis Bois. El Cuerpo Sensible y la transformación de las representaciones en el adulto. Sevilla: Universidad 
de Sevilla, 2007. p. 8.
14 Ibíd., p. 8.
dicen quién es, de dónde viene, cuál es su cultura, qué hace, cómo se relaciona con el mundo 
y cómo es su mundo. Por eso me acojo a los gestos, a los llamados no verbales para verme, 
para reconocer en ese cuerpo que expresa quién soy yo realmente, de dónde vengo, a qué 
pertenezco, quién soy y cómo soy al mover mis manos, al agacharme o estirarme, al estar 
de espaldas ante un público-espectador, porque por el gesto se fuga lo inadvertido, lo que 
racionalmente no percibo, o esa voz sin boca que ha denominado José Luis Pardo10, pero que 
simplemente es, habla por mi y soy yo, o como mejor lo diría  Edward Salir: “Respondemos a 
los gestos con especial viveza y podríamos decir que lo hacemos de acuerdo a un código que 
no está escrito en ninguna parte, que nadie conoce pero que todos comprendemos”11, debido 
a que los gestos y su soporte el cuerpo son universales, y aunque partan de una entidad 
particular, éstos se extienden y abarcan al otro, a los otros, a todos. 
Es así como se configura un dúo llamado Cuerpo-Gesto, el cual dirige su atención al 
movimiento, implicando una reflexión sobre la interioridad del sujeto en actividad que obliga 
a un continuo ir y venir entre moción y emoción. Es decir, el cuerpo es entendido como  un 
mapa de experiencias y el lugar de anclaje de los sentimientos, de las expresiones y de las 
relaciones, ya que éste supone una relación consigo mismo y con el entorno. Recuperar este 
mapa del cuerpo, trazado por el sentir interior, es el objetivo, porque este mapa mostrará 
como es el mundo a través de mi visión, de mi emoción, de mi escritura y de mi vivir. Según 
lo mencionado anteriormente, se retoma la palabra escritura para desde ella profundizar en su 
carácter identirario, ya que es uno de los primeros asomos desde la infancia para saber quién se 
es; se aprende a escribir el nombre para distinguirse, nombrarse a sí mismo y nombrar a otros, 
por eso la escritura es tan importante en este proyecto, ya que permite generar un proceso de 
10 Pardo, José Luis. “La voz sin Boca”. En: Las Formas de la Exterioridad. España: PRE-TEXTOS, 1992,p. 68 
11DAVIS, Flora. El lenguaje de los gestos. Argentina: Emece, 1999. p. 4.
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entonces no es únicamente el cuerpo-sensible, sino el cuerpo-sujeto. Es así como este cuerpo 
particular permite el paso no solo de lo sensible, sino también de la experiencia.
Pero ¿qué es la experiencia?. Se podría decir que son las “situaciones de vida con las cuales 
se enfrenta una persona sin mediación ni diferido; es una formación por contacto directo”15. 
Estas situaciones son las que nos permiten reflexionar sobre el valor de la vivencia y como ésta 
se convierte en un “gesto a la vez corporal y  mental, a partir del cual se libera un sentido”16. 
La relación sensible nace por el cruce del cuerpo con la experiencia subjetiva, porque el 
cuerpo se convierte en lo que se podría llamar una caja de resonancia, capaz de recibir la 
experiencia y devolverla al sujeto que la vive, a los demás sujetos que la observan o que tam-
bién participan en ella, o como lo dice Merleau Ponty “presente en sí mismo, en el mundo 
de los otros”17.
Otro de los aspectos fundamentales de mi proceso artístico es la introspección, como una 
forma de observar la vida interiormente, convirtiéndose en una práctica que genera una 
reflexión profunda y meditativa hacia mí misma, de manera no solo mental, sino también 
corporal, ya que están vinculadas en una relación sensible del cuerpo y del movimiento 
interno. Concretamente entre más se está en contacto con el movimiento interno (sensaciones 
y sentimientos), más se manifiesta el lenguaje interior, y se llama lenguaje porque es 
una manifestación que me permite expresar algo, en palabras de la fenomenología de la 
15 COURTOIS B y PINEAU G. La formacion experientielle des adultes Paris. La documentación Francaise, 1991. 
p. 11.
16 D. Danis, Bois. El Cuerpo Sensible y la transformación de las representaciones en el adulto. Op.Cit. p. 8.
17 DAULIACH, Catherine. La expresion onto-antropomorfica de MerleauPonty. Paris: Eclipse, 1998. p. 306. 
experiencia: “Lo dado en la experiencia de entrada es el lenguaje, un lenguaje; es decir un 
signo”18, debido a que el lenguaje antes de significar en sí mismo significa para alguien. El que 
habla, el que escribe, el que traza, se fusiona con la imagen o con su propia imagen, haciendo 
posible que la imagen sea leída, escuchada y atendida como un conjunto.
Recapitulando lo anterior, se puede ver una estructura conformada por cuerpo-sensibilidad-
experiencia-gesto, siendo ésta una matriz ligada a la exterioridad y  “constituyente de 
situaciones particularmente elaboradas”19, y se llaman así porque la formalización de este 
proyecto está conformada por  una serie de acciones (performance) que parten de lo cotidiano, 
de los gestos mínimos, dando forma a un cuerpo construido que se enfrenta al exterior o a 
la ”realidad”, por  medio de una reorganización, comentario o extrañamiento que hace que 
lo cotidiano parezca inusitado, que lo familiar sea extraño y que lo aparente deje ver que 
hay algo más que una sombra o una palabra, y se transformen en esa bruma que se queda 
en el aire cuando la mano izquierda y derecha se mueven al mismo tiempo para escribir una 
frase… Catalina Salazar Mora, Catalina Salazar Mora, Catalina Salazar Mora…Nombro el 
cuerpo, a partir de palabras, a través del nombre que me dieron, mi cuerpo tiene nombre y se 
llama Catalina Salazar Mora, y por eso las imágenes que representan el cuerpo no escapan a 
las leyes de la palabra y a la estructura del lenguaje, porque mediante éstas me nombro y me 
nombran, me reconozco y me reconocen, aprendo a responder y actuar mediante un nombre, 
debido a que las palabras con las que el sujeto se identifica son la puesta en acto de sí mismo, 
o como bien lo diría Lacan “el sujeto es hablado más que habla él…El sujeto habla de él más 
allá de lo que dice”20, porque es el lenguaje el que introduce el cuerpo en las funciones de la 
18 LACAN, Jacques. Más allá del principio de realidad. En: Escritos I. Ed. Siglo XXI. Barcelona 1990. p. 76.
19 LACAN, Jacques. El estadio del espejo como formador del yo tal como se nos revela en la experiencia analítica. 
En: Escritos I. Ed. Siglo XXI. México 1994. p. 49.
20 LACAN, Jacques. Función y campo de la palabra y el lenguaje en psicoanálisis. En: Escritos I. Op. Cit, p. 248.
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palabra, que nombra no solamente el cuerpo del sujeto, sino que también funda la realidad 
en la que el sujeto se reconoce. 
Según lo anterior podría afirmarse que es el lenguaje el que manifiesta el primer atisbo de 
identidad en el ser humano, entendiéndose por lenguaje tanto el medio escrito como  el 
verbal. Es por eso preciso mencionar las obras de dos artistas que lo han utilizado para hablar 
de su vida, su situación cultural y social, sus problemas y su cuerpo como emisor de este 
lenguaje, ellas son Natalia Restrepo y Shirin Neshat.
Natalia Restrepo, artista colombiana que ejemplifica la práctica del lenguaje verbal en el arte 
en su relación con la vida, o la vida en su relación con el arte, o como lo diría Bauman: “arte 
de la vida, hacer de la propia vida una obra de arte, que equivale a redefinirse perpetuamente, 
transformándose (o al menos intentándolo) en alguien distinto del que se ha sido hasta 
ahora”21. Es así como Natalia lleva hasta sus profundos sueños el arte, al quedarse dormida 
casi inerte por un mes, donde sólo queda la sensación de su quietud, el tiempo ido y el sabor 
de lo no vivido… ¿Cómo es el mundo mientras se permanece ausente? o ¿Qué diría cuando 
despertara?, quizás miles de palabras no dichas se encuentren haciendo cola en su boca para 
salir y de ahí nace el performance “Vaciando mi cerebro de la A a la Z”(imagen, pág: 22), una 
de terapia médica dirigida por el Psiquiatra Carlos Vallville de Barcelona, quien sugirió que 
vaciara su cerebro, que limpiara su cabeza, diciendo todas las palabras que se le venían a la 
mente, hasta que ya no se le ocurriera ninguna otra para quedar en blanco.
Es ahí cuando todas las palabras dichas de esta artista que configuran su mundo, su sentimiento, 
su yo, salen y se van para expandir su propio ser y quedar en blanco, que significa tener una 
nueva hoja para empezar, un vacio para llenar, un espacio para conocer; se conoce la cama, 
el cielo, los pies, el espejo, el cuerpo otra vez, para como una niña maravillarse con lo que no 
puede explicar, con lo que no puede denominar o identificar. 
Podría decirse que lo que son para Natalia las palabras dichas, para mí son las palabras 
escritas, en mis trazos dejo todo lo que soy, todo lo que mi cerebro se acuerda que es Catalina 
Salazar, cuando ya no hay más palabras que me denominen, entonces me marcho con la 
tiza en la mano, para esperar que llegue un nuevo día, donde vuelva a tener palabras que 
me acuerden quién soy y lo pueda escribir, que me permiten a través del arte potenciar mis 
debilidades y fortalezas. 
21 BAUMAN, Zygmunt. El Arte de la Vida. Barcelona, España: Paidos,  2009. p. 93.
Natalia Restrepo, Vaciando mi cerebro de la A a la Z,performance
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Ahora bien, en la parte escrita, tenemos a la artista Shirin Neshat, la cual habla de un 
paisaje escrito, que también es cuerpo, debido a que el sujeto-cuerpo se ha suplantado por 
el sujeto-paisaje; el cuerpo se ha convertido en la mediación sensible entre el “paisaje y 
nuestra experiencia individual”22, como bien lo muestra la serie titulada “Mujeres de Alá” 
de 1993, que está conformada por fotografías en blanco y negro de fragmentos de cuerpos 
de mujeres: rostros, pies o manos, solo las partes del cuerpo que bajo la ley islámica se les 
permite revelar a las mujeres en público, intervenidas con textos en farsi, en su mayoría de 
influyentes escritoras iraníes, inscritos en su misma piel y acompañados de fragmentos de 
armas de fuego, y flores. Es decir, cubre la única parte que tenían al desnudo, con huellas y 
22 BERQUE, Agustín. En el origen del paisaje. En: Revista de Occidente. Madrid, N° 189, 1997. p.7.
anotaciones que trascienden la imposibilidad para convertirse en una forma de darles voz y 
carácter a estas mujeres adormecidas por la tradición y la cultura. 
Es así como la artista por medio de procedimientos gráficos transforma la escritura en imagen, 
lo bidimensional logra expandirse y así invadir lo tridimensional de los cuerpos, los cuales 
son capturados por la fotografía, que más que nombrar la carencia y la opresión, nombra la 
metáfora de éstas, el valor poético y la fuerza dramática, o como lo diría la misma artista: 
“veo mi obra como un debate que observa con el microscopio algunos mitos y realidades y 
que llega a la conclusión de que todo es mucho más complejo de lo que muchos habíamos 
pensado”23. Neshat, pone el dedo en la llaga, apunta realmente al problema de la exclusión, 
a la complejidad del papel de la mujer, golpea la cultura iraní con unas manos inscritas de 
sutilezas, grita en silencio lo que muchos quieren y han ignorado, muestra un nuevo paisaje 
donde las cosas no son como parecen.
En su obra, o mejor en sus fotografías se encuentran varias luchas, como si hubiera una batalla 
constante con la guerrera enigmática que no tiene más arma que su aparente débil cuerpo, el 
cual comenta la relación entre libertad y encierro, entre lo que se puede y no se puede ver, el 
poder de la mirada, de los ojos, del deseo, de la forma de ocultamiento que impone el velo, 
la oposición entre lo femenino y lo masculino, entre el estar adentro y el estar afuera de una 
cultura, la cultura de Occidente y la cultura del Islam. 
La paradoja psicológica -nos dice Shirin- se enfatiza con las tradiciones que se 
producen entre las paradojas, los símbolos y los objetos físicos. La colocación 
de un fusil junto a la piel suave de la mujer. Aquí la selección de poemas de las 
23 GROSENICK, Uta. Mujeres artistas de los siglos XX y XXI. Barcelona: Editorial Taschen, Edición especial 25 
aniversario 2005, 2005. p. 12.
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poetisas islámicas es fundamental. De modo que la unión del texto y la imagen 
puede comunicar -espero- un mensaje de que aquí existen y están en juego capas 
y capas de información-realidades24.
La realidad, entonces, es más compleja de lo que se puede comprender a simple vista, las 
identidades de estas mujeres islámicas, más allá de la represión que sufren en su cultura, está 
conformada por capas de idiosincrasias y paradojas que van más allá de lo que se puede 
percibir  a simple vista. Así la identidad en mi trabajo se percibe como un conjunto de capas 
complejas que conforman un ser, Catalina Salazar Mora, de las cuales  muchas son imposibles 
de percibir, comprender o ver a simple vista por fuera de mi contexto personal, así como esas 
mujeres de Allah, donde el entorno social y la cultura a la que pertenecen marca de manera 
radical la forma en que ven el mundo y en especial cómo el mundo las ve a ellas. 
Por otro lado es fundamental resaltar la importancia de la caligrafía como proceso de 
identificación, ya que tanto en la obra de Shirin como en mi proyecto, el escribir reiteradamente, 
como si fuera una gran plana, genera una capa de piel, una superficie de palabras con fuerza, 
fuerza que no es suscitada por lo que dicen, sino por la imagen que conforman, porque es en 
esta escritura, donde se genera un gesto performático que termina siendo un lenguaje plástico, 
mi lenguaje, con el que me veo y me reconozco, y al reconocerme escribo de nuevo, para no 
olvidar como soy.
24  ZAYA, Octavio. Shirin Neshat y las mujeres de Allah. En: Atlántica: Revista de arte y pensamiento, Nº. 8, 1994. 
http://www.caam.net/caamiaaa/cgi-bin/articulo.asp?idArticulo=628&idioma=ES. Fecha de consulta: 30 de Mayo 
de 2011. 
Esta tesis reflexiona sobre la pregunta identitaria de ¿Quién es Catalina o qué es Catalina?, ¿en 
que se basa su identidad?. Podría decirse que estos cuestionamientos pueden ser comprendidos 
por una personalidad afectuosa y cuidadosa con los otros, pero a la vez, tímida, insegura y 
nerviosa, que físicamente se demuestra mediante el temblor de mis manos, temblor que me 
permite incorporar estas particularidades de mi personalidad y corporeidad al arte, generando 
vínculos entre este y las formas de vida, la percepción y el saber, el hacer estético y él hacer 
cotidiano, mediante los cuales se  practica, se entiende y se rebasa mi propia experiencia. 
Entonces la acción del arte sobre el cuerpo produce efectos en el territorio de la experiencia, 
en donde muchas prácticas estéticas actuales lo intervienen,  con el objetivo de intensificar 
las formas de vida, para asumirlas como formas de experimentación. La intervención del 
arte sobre “los gestos cotidianos” configura no solo la experiencia individual sino también la 
colectiva, redimensionada en el performance, siendo ésta la técnica que adopto para llevar a 
cabo el proyecto “Umbrales de identidad”.
El performance hace parte de las artes de acción, las cuales tuvieron precedentes en las 
veladas futuristas, dadaístas y surrealistas, surgiendo definitivamente en los años 60, pero 
aceptadas como arte en los años 70. Es así como el Fluxus, el Happening y el performance 
tuvieron como objetivo liberar el arte de su carácter económico, haciendo obras que no eran 
objetos, sino acontecimientos, proponiendo  un acercamiento del arte a la vida.
Pero para entender el performance hay que saberlo diferenciar de las otras dos modalidades 
que lo acompañan en el arte de acción. El Fluxus comprende acciones de muy corta duración, 
a veces improvisadas y simples, con alta cuota de azar, en las que suele existir un gran 
distanciamiento del espectador. Luego hizo presencia el Happening, que se define como la 
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extensión de un “ambiente” artístico25, donde el artista desarrolla una acción, y ésta puede 
estar acompañada de objetos artísticos, de olores, de vídeos, de danza, y hasta el espectador 
puede participar, porque éste no es un simple mirante, sino un participante de la obra, siendo 
esa participación lo más importante de un happening.
Y finalmente el Performance que nace a principios de los años XX, como un género donde 
el artista no representa ningún papel, solo se expresa a través de su cuerpo y de sus gestos, 
permitiendo buscar una definición de su identidad, porque toma elementos de la vida 
cotidiana como material básico para realizar la obra, en donde el cuerpo es el soporte, la 
materia prima con que el artista experimenta, explora, cuestiona y transforma sus vivencias, 
en otras palabras es la herramienta para edificar un producto efímero. 
Como se insinúa anteriormente, las performances, están concebidas para ser vividas, son 
puestas en acción y aunque tengan valores no solo plásticos sino también escénicos, permiten 
que la experiencia sea una forma de exceder el yo, de hacer sensible lo que le pasa al sujeto, 
y una manera de hacer que los modos de vida no pasen desapercibidos, para entender el 
arte como un estado vital, en palabras  la Bailarina La Ribot: “hacer del propio cuerpo una 
escala del arte; es hacer una performance cuyo material es lo que le pasa a uno”26 y cómo 
le pasa, porque el artista se presenta a sí mismo, en una acción en tiempo real, convirtiendo 
su cuerpo en significado y significante, en objeto y sujeto de la acción. El performance 
permite la experiencia del momento, del instante, es un arte donde la inmediatez adquiere 
significado, como lo dice la performista Lorena Wolffer: “mi elección por el performance –por 
25 Una obra que no es un objeto, sino la recreación de un ambiente, la apropiación creativa de un espacio. KAPROW, 
Allan. Ensayo sin titulo.New Jersey: colección Great Bear de la editorial Something Else Press, 1967, p. 7.   
26 La Ribot. Instint Basic. Conferencia-performance presentada en las jornadas del arte contemporáneo: Nuevos 
paradigmas para hacer, producir, representar, distribuir, y discutir el arte. Barcelona: Fundación la Caixa, 13 y 14 
de marzo de 2004
transformarme en objeto y sujeto de la obra artística- conllevaba un deseo de una inmediatez 
y de una confrontación directa con el público”27. Más aún, podría decirse que es una 
“experiencia multisensorial en la que confluyen todos los sentidos, además de percepciones y 
experiencias sensitivas”28 de luz, movimiento, sonido, olor, color, y diferentes efectos visuales 
y multimedia, donde el espectador asume también una posición distinta a la del tradicional 
espectador pasivo, digamos que exige una actitud más perspectiva, activa, participativa, y por 
qué no contemplativa, pero una contemplación diferente, porque lo que pasa ante sus ojos no 
es un objeto carente de vida, sino la vida misma que se mueve mediante el cuerpo.
Entonces vida, cuerpo, movimiento, gesto, transcurren en algo, un algo llamado tiempo, el 
cual crea una relación con el espacio y el público, logrando proyectarse a sí mismo y resonar 
en éstos. Por ejemplo el espacio del cuerpo no se localiza en el cuerpo físico, sino que entra 
por el cuerpo físico para alcanzar la vida que fluye, las intensidades que la componen. Es una 
superficie de adicciones que se forman y transforman en una sensibilidad y en un régimen 
de lo sensible, es una forma de emplazar lo sensible, de ser sensible y de darle un sentido 
a la experiencia.   En el caso del tiempo, “es la manera de encontrarme lo que yo mido 
cuando mido el tiempo”29, permitiéndome generar una relación entre el pasado, el presente 
y el futuro, donde el cuerpo está en el umbral de estas tres para construir un accionar que se 
desplaza por el tiempo, aunque se aclara que él “no es movimiento, pero tiene que ser algo 
relacionado con éste”30. 
27 Entrevista de Josefina Alcázar con Lorena Wolffer, en diciembre de 2000. http://artesesenicas.uclm.es/index.
php?sec=texto&id=96
28  GÓMEZ, J.R. Posibilidades educativas de la performance en la enseñanza secundaria. En: Arte, Individuo y 
Sociedad. Madrid,  Vol. 17, 2005, p. 9.
29 HEIDEGGER, Martin. El concepto de tiempo de Martin Heidegger. Madrid: Editorial Trotta S:A, 1999. p. 2.
30 Ibíd., p.2.
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Siendo así, yo aparezco, entre vivencia, sentir, gesto, tiempo y espacio, yo le encuentro 
correspondencia al  performance y la experiencia cotidiana, o mejor dicho a mi experiencia, 
porque el performance no es un concepto difícil para mí. Yo estoy  sobre el escenario en todo 
momento de mi vida,  ejerciendo mi papel como mujer y como artista, haciendo que las cosas 
simples o gestos cotidianos se conviertan en exaltaciones de mi vida o en pequeños rituales, 
porque el performance se podría llamar también ritual, ya que ritualizo algo tan sencillo como 
escribir mi propio nombre, ver cuánto cabello se me ha caído, estudiar mis huellas digitales, 
gracias al acto ensimismado, mudo, concentrado y reiterativo que asumo en su ejecución, 
haciendo de ésta una especie de oración visual y gestual, convirtiendo al espectador en un 
intruso, inmerso  en un espacio que se revela como vasto y profundo, debido a que el tiempo 
parece detenerse o prolongarse. Así el espacio que configura el cuerpo en contacto con el 
lugar, se asemeja a un templo y es esta sacralidad del lugar la que me lleva a actuar de espaldas 
y no en dirección al público, como si se quisiera respetar la intimidad de una plegaria. 
Esta plegaria podría denominarse ritual, la cual debe suponerse como un momento primigenio, 
en donde la obra busca profundizar en el pensamiento, el espíritu y en el mundo interior 
del artista, haciendo de éste un “órgano misterioso, un ser de acción que es el danzante, el 
sacerdote, o el guerrero de sí mismo, que ejecuta una acción para él y para el universo, que 
siente su corazón, y su actitud de performer porque el ritual es performance, una acción 
cumplida, un acto. […] y el Performer es un estado del ser”31. 
Según lo mencionado anteriormente el arte que se denomina ritual, comprende una actitud 
con la que se ejecuta una acción de concentración donde el tiempo y la repetición son 
31 Grotowski, Jerzy, http://poralgunmotivo.blogspot.com/2008/05/el-performer-jerzy-grotowski.html, Consultada 
el 10 de diciembre de 2009.
necesarios, por ejemplo el aprender de memoria, el escribir una y otra vez el nombre, recoger 
el cabello que se me cae día a día, es una forma de ritualizar estas tareas y de perpetuar las 
creencias, los sentimientos y las vivencias de lo que soy, a partir de lo que almaceno poética 
y ritualmente de mi.
Ahora bien, complementando la noción de repetición como el carácter básico del ritual, 
cito a Eva Hesse, quien dijo que utilizaba la repetición en sus esculturas porque le recordaba 
lo “absurdo de la vida”… “si algo es absurdo, es mucho mas exagerado, más absurdo si se 
repite… la repetición agranda o aumenta o exagera una idea o intensión en una declaración”32. 
Y en este mismo sentido Mary Beth Edelson dijo en 1970: 
Esta actividad que hacemos ahora es esencial. Este tiempo y estos gestos esperan 
que nos causen una impresión duradera. Así que vamos a realizarlo. Vamos a 
ritualizar nuestro comportamiento y a documentarlo con fotografías, las fotografías 
que servirán como registro de la unidad y el asombro que sentimos33…
Y tiene toda la razón, ya que son la fotografía y el video las técnicas que permiten dar cuenta 
de los performances, de las acciones que son realizadas con matices de ritos al repetir una y 
otra vez su esencia. 
Otro ejemplo de ello es la artista colombiana María Teresa Hincapié, la cual asumió el 
performance como una manera de comentar la vida a paso lento y sin prisas, realizando una 
reflexión acerca del cuerpo como soporte, la acción como ritual de la vida,  y lo cotidiano 
como actos simples de grandes valores poéticos. Es así como  en 1992, presentó Vitrina, 
32 RUIDO, María. Arte Hoy: Ana Mendieta, San Sebastián, Editorial NEREA, Volumen 13, 2008. p. 90.
33 ibíd., p. 91
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(imagen, pág: 33) performance que consistió en realizar las acciones habitualmente asociadas 
a la condición femenina como limpiar, barrer, maquillarse, peinarse, en el interior de una 
vitrina comercial. “La vitrina daba contra un andén muy transitado, con lo cual el gesto 
personal se catapultaba, de manera directa y cruda, hacia la esfera de lo urbano”34, así como 
lo mencionó la misma artista: 
Me inspiré en las señoras que van a limpiar vidrios en esos locales. Es algo que es 
muy usual de ver. Usé un delantal azul, guantes, todos los implementos necesarios, 
pero pensaba que a pesar de ser un oficio tan mínimo, tan insignificante, podía 
convertirse en una fiesta. Algo como decir hoy me voy a enloquecer, voy a limpiar 
de manera distinta los vidrios, hoy voy a jugar. Apareció ese lápiz labial que me 
parecía muy lindo. Me acuerdo que cuando le daba besos a la vitrina, los choferes 
de los buses paraban y me mandaban besos también, eso se volvió muy bonito. 
Fue como realzar lo bello que es ser mujer. Todo ese mundo común y corriente 
me hacía buscar en mi propia seguridad, mi propia nobleza, mi feminidad35. 
La particularidad del gesto mínimo de esta obra captura mi interés, pues con su cuerpo y 
un lápiz de labios se comenta un sentir interior mediante frases escritas en el vidrio, que 
contienen no solo a la artista sino también a todas las mujeres, por ejemplo: “soy una mujer 
sin corazón/ soy una mujer azul/ soy una mujer que vuela / soy una mujer puta/ soy una 
mujer”36, en donde el ensimismamiento, la gestualidad pausada, el tiempo, el espacio sagrado 
34 ROCA, José. Los espacios y las cosas: El mundo interior de María teresa Hincapié. En: Columna de Arena # 23, 
Reflexiones Críticas desde Colombia, Bogotá, Febrero de 2000. Fecha de consulta: 15 de mayo de 2011.
35 GARZÓN, Diego. Otras voces otro arte, diez conversaciones con artistas colombianos. Bogotá: Editorial Pla-
neta, 2005. p. 80.
36 ROCA, José. Las 25 obras de arte. Bogotá: Revista Semana 2007. edición No. 1314. 2007. 
del cuerpo, la escritura, el cómo se escribe, qué se describe y el material con el que se escribe, 
configuran una acción de múltiples identidades y temporalidades, donde el sentir femenino 
queda plasmado en el acto concentrado y repetido de una presencia tanto física como mental, 
que va directo a lo sagrado, “entendiendo por sagrado, todo objetivo que consiste en establecer 
una armonía, un equilibrio entre lo interior y lo exterior, entre lo individual y lo colectivo, 
entre el microcosmos y el macrocosmos, entre el hombre y el universo.”37
37 DE HERRERA, Magda. Un anzuelo y un salmón, María Teresa Hincapié caminar hacia lo sagrado. Trabajo de 
grado Maestría de Historia y Teoría de la Universidad Nacional de Bogotá, manuscrito sin publicar. 2004, p. 168 
María Teresa Hincapié, Vitrina,performance,1992
36 37
Otro ejemplo que puede hablar del ritual es el artista On Kawara, por medio de la repetición y 
una especie de tradición por medio de su quehacer pictórico.  Este enigmático artista japonés 
ha mantenido su rostro oculto para el medio del arte y de él  solo se sabe que está vivo, cómo 
son sus días, los de hoy, que prontamente serán pasados, y los días de su futuro. Se conocen 
detalles de su vida, qué lugares frecuenta, o dónde está, pero nunca hay un cuerpo visible que 
nos materialice su presencia.  El ha decidido ser artista, hacer obra y vivir desde el anonimato, 
para comentar desde allí el tiempo vivido, el tiempo propio, monótono, seriado, el parecido 
al de ayer, el tiempo que muestra su potencia solo cuando forma parte de otros tiempos.
Su obra ha sido calificada de conceptual, pero podría decirse que es más bien existencial y 
ritual, porque deja registros meticulosamente pintados o escritos de su vida. Por ejemplo la 
obra “Today Series” está compuesta por cuadros de formato horizontal y fondo monocromo, 
en la mayoría de los casos negro (imagen superior, pág: 36), en los que inscribe la fecha en 
que fue realizado el trabajo, con la nomenclatura correspondiente al país donde se encuentre 
pintando. Esta obra fue iniciada en 1966 y finalizada a mediados de los años ochenta. Es así 
como sus pinturas no son solo pinturas con fechas, es el tiempo, su propio tiempo inmerso en 
un soporte, la fecha se convierte en el tema, la vida en su proyecto.   
Estas pinturas van acompañadas de unas cajas de madera hechas manualmente en donde 
se encuentra la página principal del periódico del día, además de frases del mismo artista 
anotadas allí, donde da cuenta de los acontecimientos internacionales que sucedieron ese 
día.   Como si se tratara de un archivo no solo autobiográfico, sino también mundial, porque 
a partir de su hacer y vivir, comenta lo que ha pasado, cómo transcurre el “tiempo natural, 
el tiempo común a todos, lo que hace que lo importante no sea el contenido biográfico en 
sí mismo, sino la estructura de este contenido”38. La metódica configuración de un archivo 
de uno mismo a partir de contextos rutinarios, nimios e irrelevantes es la manera perfecta de 
exponerse ante la mirada del otro, al paso del tiempo y hacia sí mismo.
En otras palabras, On Kawara le da valor al tiempo común, al que vive y con el que realiza 
su obra, una obra que mediante la acumulación se hace contundente y  genera una reflexión 
sobre el valor de cada día en la vida de un ser humano y cómo esta vida es la obra misma 
mediante el tiempo. Esto me llevó a reflexionar cómo son mis días,  ese tiempo que se desplaza 
silencioso, pasa simplemente pero que es importante porque es parte de mí, por eso procedo 
a realizar el performance titulado “Hoy”(Duración:  variable / Lugar: Salón 3 bloque 25/ Unal-
Med/ 2010) (imagen inferior, pág: 36), en donde recolecto el cabello que se me cae cada día 
y con él bordo la palabra Hoy en un pañuelo blanco, para darme cuenta del valor del  tiempo 
ido y el tiempo que titulamos como presente, ¿Cuál presente?, ¿cuál hoy?, ¿el hoy que ya 
no es hoy?, porque mientras coso meticulosamente la primera letra de esta palabra, el hoy 
comienza a ser parte de la inconmensurabilidad del pasado.  Finalmente tengo una serie de 
pañuelos que me muestran un hoy hecho a remiendos de tiempo y fragmentos de mí.
Comparto la posición de On kawara cuando dice: “para hablar de uno mismo sólo basta dejar 
en la obra parte de uno, y uno puede ser un trazo, una mancha, un tiempo, un día…”39 
38 GUASCH, Anna María. Los lugares de la memoria: el arte de archivar y recordar. En: Revista Materia. Revista 
del Departamento de Historia del Arte de la Universidad de Barcelona. Volumen 5, 2005. p. 174.
39 ACCONCI, Vito. “Pasos de entrada (y salida) del performance”. En: Fin(es) del arte. Teorías. Conceptos. Testimo-
nios.Op.Cit., 2009 (http://artecontempo.blogspot.com/2005/10/vito-acconci.html, fecha de consulta: 7 de enero 
de 2009).
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“Yo soy el agente de una acción y, al mismo tiempo,  
el receptor de la acción; “yo” inicio una acción que termina en “mí”40. 
Primero escribo mi nombre, lo vuelvo a escribir y lo vuelvo a escribir hasta hacer un mapa, 
digamos que me veo como una extraña cartógrafa experimental. En este sentido me aproximo 
al arte del performance trazando un espacio, un territorio sensible y expresivo en donde 
utilizo la  palabra escrita para dejar rastro de mi mirada interior, de las ideas, recuerdos, 
reminiscencias, pensamientos, fragmentos del día, que logran pasar por el cuerpo y se van. 
Puede decirse que las acciones realizadas en este proyecto de Maestría hablan en silencio, 
para develar en él una memoria sin tiempo que irrumpe en la imagen reiterada de mi cuerpo, 
con mis manos extendidas escribiendo una y otra vez lo mismo,“ pues no existe palabra, ni, 
en general, signo que no sea construido con la posibilidad de repetirse”41... Es como si al 
escribir el nombre, la cédula, la edad, en fin datos que nombran al cuerpo, tuvieran el poder 
de activar lo irreconocible, eso que la memoria cronológica no logra insertar en el tiempo, que 
no logra entender, con la que se ve sorprendida en la falta de sentido de lo que ve, porque lo 
que ve es una acción reiterativa por nombrarme, en donde lo que el cuerpo despierta son unas 
sensaciones que no parecen ser físicas, sino etéreas, inmateriales, mudas, pero trasmisoras de 
una nada que va mas allá de lo vivido.
La serie de acciones, realizadas en este proyecto de Maestría, quieren ser, como lo diría Gastón 
Bachelard: “el comentario perpetuo de un texto dado y todas las copias que se inspiran en 
40 Ibíd.,
41 DEOTTE, Jean-Louis. Catástrofe y olvido. Santiago: Cuarto Propio, 1998. pp. 171-172.
On Kawara, Today series, pintura, Inicio: 4 de Enero de 1966
Hoy, performance, 2010
